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2Verzicht auf die katastrophe
Beethovens Leonoren-Ouvertüre Nr. 1 C-Dur op. 138
Beethoven vertonte in seiner einzigen Oper »Fidelio« eine politisch 
sehr ambitionierte Geschichte: Sie handelt von einer Heldin, der 
tapferen Leonore, die sich als Mann verkleidet unter dem Namen 
Fidelio in das Staatsgefängnis einschmuggelt, um das Schicksal ihres 
geliebten Florestan zu ergründen, der als politischer Gefangener 
des bösen Gouverneurs Pizarro Opfer von Willkür und Gewalt 
geworden ist. Leonore kann den Mord an ihrem Mann gerade noch 
verhindern. Der eintreffende königliche Minister Don Fernando 
erkennt in Florestan einen alten Freund, begnadigt alle unschuldig 
Eingekerkerten und lässt den frevlerischen Pizarro verhaften.
Die Arbeit an der Oper fällt in eine äußerst produktive Zeit, da 
Beethoven nach neuen kompositorischen Wegen sucht. Er arbeitet 
parallel an mehreren großen Werken, verfolgt dort die eine, hier eine 
3LuDwIg VAN 
BEETHOVEN
Getauft 17. Dezember 1770, Bonn
Gest. 16. März 1827, Wien
Leonoren-Ouvertüre Nr. 1 
C-Dur op. 138
Entstehung: 1807
Spieldauer: Ca. 9 Minuten
Besetzung: 
2 Flöten
2 Oboen
2 Klarinetten
2 Fagotte
4 Hörner
2 Trompeten
Pauken 
Streicher
andere Idee, schreibt, verwirft, gestaltet um. Kein Wunder also, 
dass auch seine Oper mehrfach die Gestalt wechselt. Eine erste 
Fassung in drei Akten erlebt im November 1805 als »Fidelio oder 
Die eheliche Liebe« ihre Premiere, eine zweite in zwei Akten als 
»Leonore oder Der Triumph der ehelichen Liebe« im März 1806. Erst 
die dritte, die erstmals im Mai 1814 als »Fidelio« aufgeführt wird, 
ist die endgültige und jene, die auch in heutigen Opernhäusern für 
gewöhnlich gespielt wird. 
Von Beethovens Experimentierlust betroffen war natürlich auch die 
Ouvertüre. Vier unterschiedliche Versionen hat er uns hinterlassen: 
die zuletzt entstandene Fidelio-Ouvertüre sowie drei unterschiedliche 
Leonoren-Ouvertüren, deren Nummerierung freilich etwas Verwirrung 
stiftet. Denn Nummer 2 ist eigentlich die erste, weil sie für die 
Uraufführung 1805 komponiert wurde. Die dritte wurde für die 
Fassung von 1806 geschrieben, ist also die zweite, während die erste 
Leonoren-Ouvertüre zu keiner der drei Wiener Fassungen gehört. Sie 
entstand für eine 1807 geplante 
Aufführung der Oper vermutlich 
in Prag. Da die Inszenierung aber 
nie zustande kam, verschwand 
diese Leonoren-Ouvertüre, die 
eigentlich die dritte ist, in der 
Schublade. Der Verleger Haslinger 
verpasste ihr posthum die Opus-
zahl 138 und die Nummer 1.
Während heute die zuletzt ent-
standene Fidelio-Ouvertüre so 
gut wie ausschließlich im Opern- 
alltag verwendet wird, eroberte 
die Leonoren-Ouvertüre Nr. 3 
von 1806 den Konzertsaal, weil 
sie die Probleme, die Beethoven 
4in seinen unterschiedlichen Versuchen beschäftigten, wohl am über-
zeugendsten löst. Sie bringt seinen sinfonischen Anspruch und den 
dramatischen Inhalt der Oper – den Gang von finsterer Kerkerrealität 
bis zum strahlenden Happyend in C-Dur – wohl am gelungensten zur 
Synthese. Nummer 1 und 2 hört man dagegen nur sehr selten. 
Im Falle der Leonoren-Ouvertüre Nr. 1 liegt der Grund dafür vielleicht 
in ihrem vergleichsweise weniger dramatischen Gestus, denn sie 
deutet den Inhalt der Oper in ihrer Anfangs- und Endstimmung zwar 
an: »Leonores klagende Suche nach dem Verlorenen und dann der 
enthusiastische Befreiungsjubel – das sind die beiden Pole, um die 
Beethovens Gedanken in dieser Ouvertüre kreisen« (Paul Bekker). 
Aber die in der Oper dargestellte Katastrophe selbst wird nicht 
thematisiert. 
Die Ouvertüre steht in C-Dur und beginnt mit einer ziellos und 
verzweifelt suchenden langsamen Einleitung (Andante con moto), 
bevor es kraft- und glanzvoll in das Allegro con brio geht und 
damit in den Sonatenhauptsatz. Überraschenderweise verzichtet 
Beethoven hier auf den dramatischsten Teil der Sonatenform, auf 
die Durchführung. Stattdessen erklingt in der Mitte des Satzes 
ein Zitat der Florestan-Arie »In des Lebens Frühlingstage«, der 
einzigen thematischen Klammer zur Oper. 
5gewagtes Finale
Mozarts Violinkonzert Nr. 5 A-Dur KV 219
Die im Barock in Italien entstandene Gattung des Solokonzerts 
erfreute sich auch im weiteren Verlauf der Musikgeschichte großer 
Beliebtheit, weil sie lebendige Spielleidenschaft mit dramatischem 
Geschehen, brillante solistische Virtuosität mit orchestralem Klang 
und individuellen Ausdruck mit der »neutralen« Kollektiv-Aussage 
des Orchesters verbindet. Spätestens in der Wiener Klassik hatte sich 
die barocke Ritornellform, in der sich Tutti- und Soloabschnitte an-
einanderreihten, mit den Errungenschaften der Sonatenkultur und 
ihrem dialektischen Dreischritt von Exposition, Durchführung und 
Reprise vereint. Doch sind grundlegende Kennzeichen des barocken 
Typus für das Solokonzert bis ins 20. Jahrhundert gattungstypisch 
geblieben: so die Dreisätzigkeit mit ihrem Wechsel schnell-langsam-
schnell, das Dialogisieren zwischen Solo und Orchester und der 
ernste, schmerzliche Gestus des 
langsamen Mittelsatzes. 
Die Gattung Konzert beschäftigte 
natürlich auch Wolfgang Amadeus 
Mozart. Er komponierte gut 40 
Solokonzerte für unterschiedliche 
Instrumente. Er baute dabei auf 
die zu seiner Zeit gebräuchliche 
Konzertform auf und arbeitete an 
ihrer Vervollkommnung. Mozart, 
selbst Tastenlöwe, schrieb die 
meisten seiner Solokonzerte 
natürlich für das Klavier und 
die eigenen Auftritte. In seinen 
Konzerten ist Virtuosität niemals 
Selbstzweck, sondern sie wird 
wOLFgANg AMADEuS 
MOZART
Geb. 27. Januar 1756, Salzburg
Gest. 05. Dezember 1791, Wien
Konzert für Violine und 
Orchester Nr. 5 A-Dur KV 219
Entstehung: 
datiert auf den 20. September 1775
Spieldauer: 
Ca. 31 Minuten
Besetzung: 
Solo-Violine
2 Oboen
2 Hörner
Streicher
6meist in die musikalischen Strukturen eingebunden und ist stets dem 
musikalischen Ausdruck verpflichtet. Als genialer Opernkomponist 
vermochte Mozart das dramatische Potenzial der Konzertform voll 
auszukosten. Niemals wird das Orchester deshalb zugunsten des 
Solisten vernachlässigt, sondern es ist ihm stets ein gleichberechtigter 
Partner. Es exponiert thematisches Material, strukturiert die Form 
und bringt durch unterschiedliche Klangfarben Plastizität in das 
Geschehen. Die Spannung entsteht durch einen wohlausgewogenen 
konzertanten Dialog und einen melodischen Einfallsreichtum, der vor 
allem dem klanglichen Kontrast zwischen Solist und Orchester zugute 
kommt. Eine üppige, modulationsreiche Harmonik, eine liedhafte und 
lyrische Melodik und zuweilen raffinierte kontrapunktische Strukturen 
bringen die Musik zum Fließen.
Das ist auch in Mozarts insgesamt fünf Violinkonzerten nicht anders. Mit 
Ausnahme des ersten, das aus dem Jahr 1773 stammte, komponierte 
er alle im Jahr 1775 in Salzburg. Da er in der dortigen Hofkapelle 
Eine ruhige Hand, Geschicklichkeit,  
Geduld und Leidenschaft sind auch in einer  
Goldschmiede unerlässlich. 
Nur wer das Handwerk beherrscht und  
mit Liebe betreibt, schafft anspruchsvolle  
Kunstwerke voller Harmonie und Kontraste.
JAHRE
Nürnberger Str. 31a 
01187 Dresden
Tel. (0351) 4 72 91 47
www.goldschmiede- 
lehmann.de
Mo.– Fr. 9 – 18 Uhr 
Do. 9 – 19 Uhr  
Sa. 9 – 12 Uhr
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7ab 1772 zum besoldeten Konzertmeister berufen wurde, geht man 
allgemein davon aus, dass Mozart, der auch ein hervorragender Geiger 
war, die Werke für eigene Auftritte geschrieben hat. 
In formaler Hinsicht dominiert hier noch das reihende Prinzip des 
Barock vor der dialektischen Technik der Sonatenform. Daneben steht 
aber Mozarts Bestreben, durch thematische Verwandtschaft die Ein-
heit aller Sätze zu gewährleisten. Das offenbart sich auch in seinem 
fünften Violinkonzert A-Dur KV 219, das als sein reifster Beitrag zu 
dieser Gattung gilt. Alfred Einstein sagte darüber: »Dieses Konzert ist 
an Glanz, Innigkeit und Witz nicht zu überbieten.« 
Mozart legte in seinen Konzerten mehr Wert auf ein vielschichtiges 
Ausdrucksspektrum denn auf Virtuosität – »Ich bin kein großer Lieb- 
haber von Schwierigkeiten«, schrieb er 1777 in einem Brief. Sehr 
expressiv und kühn ist etwa die zentrale Idee im Kopfsatz seines fünften 
Violinkonzerts: Nach der festlich beschwingten, dynamisch enorm 
spannungsreichen Orchestereinleitung setzt die Solovioline mit einem 
innigen, verträumten, melancholischen Adagio-Rezitativ ein. Erst dann 
greift sie das vorwärtspreschende Hauptthema des Beginns auf. 
Dem traditionell gesangvollen Adagio als Mittelsatz folgt Spektakuläres. 
Zunächst beginnt das dreiteilige Rondo-Finale (A B A') recht harmlos 
mit einem anmutigen Menuett-Thema als Refrain, der sich mit freieren 
Passagen und anderen Gedanken abwechselt. Doch der extrem kontras-
tierende Mittelteil hat Brandneues zu bieten. Mozart stellt zwei Themen 
gegenüber: Zunächst überrascht die Violine mit einem rhapsodischen 
»Alla zingarese«, einem Solo in ungarischem Kolorit. Dem folgt ein wild-
dämonisches »Alla turca«, gekoppelt an finster-dramatische, chromati-
sche Orchesterschübe. Die damals in Wien verbreitete türkische Janit-
scharenmusik bringt Mozart hier zum ersten Mal ins Spiel – 1778 wird er 
ihren Stil in seine Klaviersonate KV 331 einfließen lassen, 1782 in seiner 
Oper »Die Entführung aus dem Serail«. Als wäre nichts passiert, taucht 
nach diesem aufregenden Intermezzo das recht naiv wirkende Menuett-
Thema wieder auf, und das Konzert endet sanft, entspannt und friedlich.
8Nicht nur klassisch
Sergej Prokofjews Sinfonie Nr. 1 D-Dur op. 25 »Symphonie classique«
Warum nannte Sergej Prokofjew seine erste Sinfonie »Symphonie 
classique«? Der Komponist schrieb dazu in seiner Autobiographie: 
»Erstens, weil es so einfacher war; zum anderen in der Absicht, 
die Philister zu ärgern, und außerdem in der heimlichen Hoffnung, 
letztlich zu gewinnen, wenn die Sinfonie sich wirklich als ›klassisch‹ 
erwiese.«
Ein Klassiker ist das sinfonische Kleinod schon alleine deshalb, 
weil es zusammen mit dem Ballett »Romeo und Julia« und dem 
sinfonischen Kindermärchen »Peter und der Wolf« heute zu 
Prokofjews populärsten Werken gehört. Der 24-Jährige schrieb es in 
den Jahren 1915 | 1916. Er habe darin die These erproben wollen, 
dass »Haydn, wenn er in unserer Zeit gelebt hätte, seinen eige-
nen Stil, vermehrt um einiges Neue, beibehalten hätte«, erinnerte 
sich Prokofjew – gewiss mit 
einem Augenzwinkern. Klassisch 
im Sinne Haydns ist die über-
sichtliche Orchesterbesetzung 
(Streicher, doppelt besetzte 
Bläser, Pauken), die knapp und 
prägnant ausformulierte vier- 
sätzige Anlage, ihre tänzerische 
Verspieltheit. 
Das 20. Jahrhundert schlägt sich 
dagegen vor allem in unver- 
mittelten Tonartübergängen nieder, 
in der abwechslungsreichen Instru- 
mentierung, in rhythmischen Ver-
schiebungen und melodischen 
Verfremdungen. 
SERgEj PROkOFjEw
Geb. 23. April 1891, Soucovka 
(Donezbecken, Ukraine)
Gest. 05. März 1953, Moskau
Sinfonie Nr. 1 D-Dur 
»Symphonie classique« op. 25
Entstehung: 1916 – 1917
Uraufführung: 
21. April 1918, Petrograd
Spieldauer: Ca. 15 Minuten
Besetzung:
2 Flöten
2 Oboen
2 Klarinetten
2 Fagotte
2 Hörner
2 Trompeten
Pauken
Streicher
9Prokofjews erste von sieben Sinfonien ist ein frühes Beispiel für den 
Neoklassizismus, der vor allem in Frankreich in den folgenden Jahren 
Bedeutung erlangen sollte: Als Gegenreaktion auf die überbordende 
Emotionalität der Spätromantik suchten Komponisten wie etwa 
Igor Strawinsky oder Maurice Ravel die Rückkehr zur Objektivität 
auf dem Weg der Wiederbelebung vorromantischer Zustände. Das 
schlug sich in der Vorliebe für kleinere Besetzungen nieder, in der 
verstärkten Verwendung kontrapunktischer Strukturen innerhalb 
einer transparenten Instrumentation, in einer einfacheren Harmonik 
sowie in der Verwendung älterer Formen wie der Suite, Toccata, 
Passacaglia oder des Concerto grosso (weshalb der Neoklassizismus 
gelegentlich auch Neobarock genannt wurde). 
Der Kopfsatz und das quecksilbrige Finale der Symphonie classique 
artikulieren sich dementsprechend in kurz gefasster Sonatenform. 
Die Mittelsätze sind als sehr langsames Menuett (II) und Gavotte 
(III) gestaltet; aus beiden hört man bereits deutlich den zukünftigen 
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Ballett-Komponisten heraus. Alle Sätze prägt ein leicht ironischer, 
heiterer, aber niemals bösartiger Tonfall.
Populär ist die Symphonie classique vor allem wegen ihres vor 
theatraler Energie nur so strotzenden Kopfsatzes. Die Instrumente 
spielen sich die musikalischen Gedanken wie Pingpong-Bälle zu: 
Meisterhaft, wie Prokofjew hier die unterschiedlichen Charakteristika 
der Instrumente zur Geltung bringt. Wie in einer großen, angeregten 
Gesprächsrunde äußern sich die Instrumente mal heiter, übermütig, 
protzig, mal neckend, frotzelnd oder auftrumpfend.
Verena Großkreutz
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Chefdirigent
Prof. Michael Sanderling
1. Violinen
Prof. Ralf-Carsten Brömsel KV
Heike Janicke KV
Prof. Wolfgang Hentrich KV
Dalia Schmalenberg KV
Eva Dollfuß
Anna Fritzsch
Julia Suslov-Wegelin
Prof. Roland Eitrich KV
Heide Schwarzbach KV
Christoph Lindemann KV
Marcus Gottwald KM
Ute Kelemen KM
Antje Bräuning KM
Johannes Groth KM
Alexander Teichmann KM
Annegret Teichmann KM
Juliane Kettschau KM
Thomas Otto
Eunyoung Lee
Theresia Hänzsche
2. Violinen
Heiko Seifert KV
Cordula Fest KM
Günther Naumann KV
Erik Kornek KV
Reinhard Lohmann KV
Viola Marzin KV
Steffen Gaitzsch KV
Dr. phil. Matthias Bettin KV
Andreas Hoene KV
Andrea Dittrich KV
Constanze Sandmann KM
Jörn Hettfleisch KM
Dorit Schwarz KM
Susanne Herberg KM
Christiane Liskowsky
N.N.
Bratschen
Christina Biwank KV
Hanno Felthaus KM
Beate Müller KM
Steffen Seifert KV
Steffen Neumann KV
Heiko Mürbe KV
Hans-Burkart Henschke KM
Andreas Kuhlmann KM
Joanna Szumiel
Tilman Baubkus
Irena Krause
Sonsoles Jouve del Castillo
Harald Hufnagel
N.N.
Violoncelli
Matthias Bräutigam KV
Ulf Prelle KV
Victor Meister KV
Petra Willmann KV
Thomas Bäz KV
Rainer Promnitz KV
Karl-Bernhard v. Stumpff KM
Clemens Krieger KM
Daniel Thiele KM
Alexander Will
Bruno Borralhinho
Dorothea Plans Casal
Kontrabässe
Prof. Peter Krauß KV
Benedikt Hübner
Tobias Glöckler KV
Olaf Kindel KM
Norbert Schuster KV
Bringfried Seifert KV
Thilo Ermold KV
Donatus Bergemann KV
Matthias Bohrig KM
Ilíe Cozmatchi
Flöten
Karin Hofmann KV
Mareike Thrun KM
Birgit Bromberger KV
Götz Bammes KV
Claudia Rose KM
Oboen
Johannes Pfeiffer KM
Undine Röhner-Stolle KM
Guido Titze KV
Jens Prasse KV
Isabel Kern
Klarinetten
Prof. Hans-Detlef Löchner KV
Fabian Dirr KV
Prof. Henry Philipp KV
Dittmar Trebeljahr KV
Klaus Jopp KV
Fagotte
Daniel Bäz
Philipp Zeller
Robert-Christian Schuster KM
Michael Lang KV
Prof. Mario Hendel KV
Hörner
Michael Schneider KV
Hanno Westphal
Friedrich Kettschau KM
Torsten Gottschalk
Johannes Max KV
Dietrich Schlät KM
Peter Graf KV
Carsten Gießmann KM
Trompeten
Andreas Jainz KM
Christian Höcherl KM
Csaba Kelemen
Nikolaus v. Tippelskirch
Björn Kadenbach 
Posaunen
Matthias Franz
Stefan Langbein
Joachim Franke KV
Peter Conrad KM
Dietmar Pester KV
Tuba
Prof. Jörg Wachsmuth KM
Harfe
Nora Koch KV
Pauke / Schlagzeug
N.N.
Oliver Mills KM
Gido Maier KM
Alexej Bröse
Orchestervorstand
Norbert Schuster
Peter Conrad
Jörn Hettfleisch
Nikolaus v. Tippelskirch
Guido Titze
KM = Kammermusiker
KV = Kammervirtuos
Dresdens klang. Die Musiker der Dresdner Philharmonie
Santtu-Matias Rouvali | Dirigent
Die Karriere des Schlagzeugers und Dirigenten Santtu-Matias Rouvali entwickelt sich beachtlich schnell. 
Im Januar 2012 wurde er nach seinem Debut beim Copenhagen Philharmonic dort als Erster Gastdirigent 
ab September 2013 engagiert. Seit der Saison 2011 | 2012 ist er Artist in Association bei der Tapiola 
Sinfonietta – eine weiteres Engagement direkt nach einem Debüt. In der vergangenen Saison war er 
einer der Dudamel Conducting Fellows beim Los Angeles Philharmonic. Der vielversprechende junge Finne 
setzte seine Reihe von internationalen Debüts fort bei Orchestern wie dem City of Birmingham Symphony 
Orchestra, dem Tokyo Symphony Orchestra und Michigans Grand Rapids Symphony Orchestra. Diese Saison 
folgen Frankfurts hr-Sinfonieorchester, Göteborgs Symphoniker, das Orchestre Philharmonique de Radio 
France und Bergen Philharmonic. Außerdem wird er seine erste Aufnahme bei dem Label Ondine machen. In 
Finnland gastiert er bei Orchestern wie dem Finnish Radio Symphony Orchestra, dem Lahti Symphony sowie 
dem Turku und dem Tampere Philharmonic Orchestra. Nach seinem Debüt beim The Hague’s Residentie 
Orkest 2010 wurde er für mehrere Projekte wieder eingeladen, so auch für eine Deutschland-Tournee. Seit 
2009 ist er der Assistent von Sakari Oramo beim Kokkola Opera Festival und dirigierte dort Produktionen 
wie »Carmen« von Georges Bizet und »Die Zauberflöte« von Wolfgang Amadeus Mozart.
Mikhail Simonyan | Violine
Mikhail Simonyan wird trotz seines Alters bereits als eines der größten Talente seiner Generation gefeiert. 
In Nowosibirsk geboren, begann er mit fünf Jahren Violine zu lernen. 
1999, als 13-Jähriger, debütierte er in New York im Lincoln Center und im Marinsky Theater, 
Sankt Petersburg. Seine weitere musikalische Ausbildung erhielt er bis 2004 am Curtis Institute of 
Music in Philadelphia. 
Er gewann zahlreiche erste Preise bei nationalen und internationalen Wettbewerben und gastiert bei 
namhaften Orchestern wie dem Russian National Orchestra, dem Orchester des Marinsky-Theaters und den 
Wiener Tonkünstlern unter Dirigenten wie Valery Gergiev, Kristjan Järvi, Sir Neville Marriner und Leonard 
Slatkin. Zudem gründete er die private Initiative »Beethoven Not Bullets«, die das junge »Afghanistan 
National Institute of Music« in Kabul unterstützt – die einzige Musikschule des Landes –, um dort Musik 
als kulturelle Stimme zu revitalisieren. 
2010 war Simonyan erstmals bei der Dresdner Philharmonie mit dem Brahms-Doppelkonzert unter der 
Leitung von Rafael Frühbeck de Burgos zu Gast. 
Er spielt eine 2010 gebaute Kopie einer Stradivari von 1734.
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16
Impressum
Dresdner Philharmonie Spielzeit 2012 | 2013
Postfach 120 424 · 01005 Dresden
chefdirigent: Prof. Michael Sanderling
Ehrendirigent: Prof. Kurt Masur
Erster gastdirigent: Markus Poschner
Intendant: Anselm Rose
Redaktion: Dr. Karen Kopp
Der Text von Verena Großkreutz ist ein Originalbeitrag für dieses Heft. 
Bildnachweise: Titelfotos: Marco Borggreve; Bilderarchiv d. Dresdner Philharmonie.
Santtu-Matias Rouvali:  Ansgar Klostermann; Mikhail Simonyan: Mit freundlicher 
Genehmigung des Künstlers / der Agentur.
Hinweis: Wo möglich, haben wir die Inhaber aller Urheberrechte der Illustrationen 
ausfindig gemacht. Sollte dies im Einzelfall nicht ausreichend gelungen oder es zu 
Fehlern gekommen sein, bitten wir die Urheber, sich bei uns zu melden, damit wir 
berechtigten Forderungen umgehend nachkommen können.
Grafische Gestaltung: www.victoriabraunschweig.de
Anzeigenverwaltung: Sächsische Presseagentur Seibt
+ 49 (0) 351 | 3 17 99 36 · presse.seibt@gmx.de
Druck: Elbtal Druck GmbH · + 49 (0) 351 | 21 30 35 - 0
Floraldekoration: Kay Bunjes, DESIGN & PROMOTION FLORAL DRESDEN
Preis: 2,00 Euro
www.dresdnerphilharmonie.de
Wir machen darauf aufmerksam, dass Ton- und/ oder Bildaufnahmen unserer 
Aufführungen durch jede Art elektronischer Geräte strikt untersagt sind. 
Zuwiderhandlungen sind nach dem Urheberrechtsgesetz strafbar.
